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resumen. Hoy en día algunos museos de arte ya han 
abierto las puertas a lo que otras categorías de mu�
seos, como los de ciencia o los de historia, vienen 
incluyendo en su museografía desde hace décadas: 
los recursos de intermediación didáctica, ya sea a 
través de la museografía didáctica, interactiva o hi�
permedia. Este hecho es una novedad e incluso una 
revolución en los museos de arte, que durante si�
glos han mantenido una museografía tradicional y 
académica en la manera de presentar las «bellas ar�
tes». Sin embargo, a lo largo del tiempo y en espe�
cial desde el siglo xviii, cuando los museos se con�
figuran como verdaderas instituciones abiertas al 
público, los criterios educativos y la didáctica sí que 
han estado presentes en los museos de artes plásti�
cas, aunque con distintos objetivos y orientados a 
diferentes tipos de público. En los últimos años la 
psicología cognitiva y la neurociencia han sido las 
encargadas de estudiar cómo se percibe el arte y por 
qué su contemplación genera placer; por lo tanto 
habrá que emplear los resultados de estas investiga�
ciones para desarrollar los recursos museográficos 
más idóneos para favorecer la mejor comprensión 
y disfrute del arte.
palabras clave: museos de arte, públicos, educa�
ción, didáctica, museografía.
abstract. Nowadays some art museums have al�
ready opened the doors to teaching resources in�
termediation, whether through museology di�
dactic, interactive or hypermedia. What other ca�
tegories of museums, such as science or history 
museum, have included in museology for decades. 
This is a novelty and even a revolution in art mu�
seums, which for centuries have maintained a tra�
ditional museology and academic way of presen�
ting the «fine arts». But over time and especially 
since the eighteenth century, when museums are 
set to true institutions open to public, educatio�
nal and teaching standards, that have been pre�
sent itself in the museums of art, although with 
different goals and aimed at different audiences. 
In recent years, cognitive psychology and neuros�
cience have been charged with studying how art 
is perceived and why its contemplation produ�
ces pleasure, and therefore, it will have to use the 
results of this research to develop more suitable 
museum resources to promote understanding and 
enjoyment of art.
keywords: art museum, publics, education, 
teaching and learning, museography.
Her&Mus 5.2-5.3.indd   93 30/11/10   23:52
experiencias y opinión victoria lópez benito
94 her&mus 5 [volumen ii, número 3], 2010, pp. 93-98
El museo ilustrado y el arte para eruditos
En el siglo xviii los espacios reservados para la 
contemplación de obras de arte eran todavía de ca�
rácter privado, propiedad de los grandes señores. 
Debido a la evolución de la sociedad, se genera una 
demanda en la contemplación de obras de arte y 
un importante desarrollo del coleccionismo por 
parte de la burguesía emergente. Esta demanda 
hace necesario que los espacios expositivos priva�
dos se abran poco a poco al público; en principio 
a unos pocos privilegiados y con el tiempo a estu�
diosos y artistas.1
Con la Revolución francesa y el triunfo de los 
ideales ilustrados, las colecciones artísticas se con�
vierten en un bien público. Es ahora el Estado el 
encargado de administrar y aumentar las colec�
ciones, ya sea a través de la compra, del botín de 
guerra o a través de las numerosas excavaciones 
iniciadas en este momento. Esto hace que las po�
tencias europeas construyan grandes museos, que 
serán la imagen del poder y el prestigio de la na�
ción. Fruto también de las ideas ilustradas, los mu�
seos se convierten en espacios públicos abiertos a 
todos. Sin embargo, en la práctica estos espacios 
acaban siendo de uso y disfrute de la burguesía 
ilustrada y de expertos y artistas, ya que son los 
únicos que cuentan con los conocimientos sufi�
cientes como para interpretar, valorar y disfrutar 
lo que allí se expone.2
En lo que respecta a la manera de exponer las 
colecciones, no había ninguna voluntad didác�
tica ni educativa tal como hoy la entendemos, ya 
que las obras no se ordenaban bajo ningún crite�
rio histórico, estilístico o cronológico, porque el 
público mayoritario que va a los museos no ne�
cesita elementos de interpretación; conocen per�
fectamente lo que están observando y solo quie�
ren ver arte y recrearse en su contemplación. La 
ordenación dieciochesca seguía pautas heredadas 
del siglo anterior y por lo tanto las obras se agru�
paban por temáticamente, con la única finalidad 
de que los usuarios pudieran comparar cómo un 
mismo tema había sido tratado en distintos pe�
riodos. Por lo tanto los museos en el siglo xviii 
1  André Gob y N. Drouguet: La Muséologie: Historie, 
développements, enjeux actuals, París: Armand Colin, 2003.
2  Francesc Xavier Hernàndez Cardona: «Sociedad, Pa�
trimonio y Enseñanza: estrategias de aprendizaje para el si�
glo xxi», en La geografía y la historia, elementos del medio, 
Madrid: Instituto Superior de Formación del Profesorado, 
Ministerio de Educación, Cultura y Deporte, 2002, pp. 245�
277.
son fundamentalmente instituciones al servicio 
de la educación de artistas y expertos.
Esta manera de concebir el museo también 
está en relación con la teoría del arte y las ideas 
estéticas dominantes hasta ese momento. En el 
siglo xviii eran fundamentales los estudios for�
malistas del arte, esto llevó a la valoración exclu�
siva del arte como objeto artístico, y a que se es�
tudiaba solo lo que tuviera que ver con el propio 
objeto artístico sin importar su significado ni su 
recepción por parte del espectador.3 Esto confi�
guró de una manera muy especial de contemplar 
el arte y también de exponerlo, de la que en gran 
parte todavía hoy somos herederos. Si solo im�
porta el objeto, este se convierte casi en objeto 
de culto y de veneración que hay que contemplar 
como algo sagrado y ante el cual el receptor se 
concibe como un mero espectador pasivo. El peso 
de estos estudios formalistas fue tan fuerte que 
ha dominado durante mucho tiempo la forma 
de explicar e interpretar el arte, tanto en el ám�
bito de la educación reglada como en los museos 
y exposiciones.
Los period rooms, las escenografías 
de los museos en el siglo xix
A lo largo del siglo xix se abandona la ordenación 
de las obras de arte bajo criterios estéticos o para 
la comparación de técnicas que solo servía para el 
estudio de los artistas. Esto provocaba que en una 
misma pared, abarrotada de lienzos, se mezclaran 
obras de diferentes escuelas y siglos. En este nuevo 
siglo comienzan a primar otros criterios en las ten�
dencias museográficas. Es el siglo de los grandes 
museos, en los que el principio para la ordenación 
de las obras será el enciclopedismo, criterio de es�
tudio para los todas las ciencias en este momento. 
La aplicación del enciclopedismo en el arte lleva a 
la sistematización de la historia del arte, realizada 
sobre todo por historiadores alemanes desde fina�
les del siglo xviii.4 Su reflejo en los museos con�
lleva la ordenación de las obras por cronologías y 
3  Elena Pol: «La recepción del arte», Íber. Didáctica de 
las Ciencias sociales, Geografía e Historia. Monográfico Arte 
e Historia del Arte en las Aulas, núm. 49 (julio�agosto�sep�
tiembre del 2006), Barcelona: Graó, pp. 7�25.
4  Es especialmente Johann Joachim Winckelmann 
(Stendal, 1717; Trieste, 1768) el que lleva a cabo la sistemati�
zación de la historia del arte, estableciendo los periodos ar�
tísticos que hoy se emplean para la clasificación estilística de 
las obras de arte. Se le considera el fundador de la historia 
del arte y de la arqueología como una disciplina moderna.
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escuelas, parámetro que se impondrá como propio 
de la modernidad.
En este siglo, los historiadores del arte alemanes 
tienen un importante protagonismo. Hacia finales 
de siglo encontramos la personalidad de Wilhelm 
Bode, conocido como el Bismark de los museos por 
su labor en la consolidación de los museos alema�
nes como imagen de una unidad cultural cohesio�
nada. Ocupar la dirección del departamento de es�
cultura y después la de pintura del Royal Museum 
de Berlín le permitió realizar una importante la�
bor de coleccionismo por toda Europa. Con esto 
consiguió reunir la mayor colección de arte para 
los museos prusianos, de los que llegó a ser di�
rector en 1905. Además, Wilhelm Bode es conside�
rado el fundador de la museología alemana, por�
que supo plasmar en la museografía de los museos 
prusianos todas las ideas y criterios museológicos 
que se estaban desarrollando en ese momento: 
la ordenación racional y sistemática de las obras 
por estilos y cronologías, la buena disposición de 
los objetos y una correcta iluminación que favo�
recía la mejor contemplación de la obra de arte. 
Cuando expone sus ideas habla también de lo que 
más tarde se denominará period rooms: «Entre y al 
lado de sus cuadros, se colocan obras artísticas de 
la misma época. Los muebles y objetos decorati�
vos se sitúan de modo que confieran a todo el es�
pacio un refinado carácter evocativo…».5 La fina�
lidad de estos espacios será la de contextualizar las 
obras de arte con objetos decorativos e históricos 
de la misma época y estilo. Es decir, crear una esce�
nografía para hacer comprender al público que el 
arte es fruto de un contexto histórico y que es di�
ferente también en función de este. Esta manera de 
presentar el arte tendrá un importante impacto y 
se extenderá por Europa e incluso Estados Unidos, 
donde se desarrollarán periods rooms en diversos 
museos de historia y artes decorativas.
Además habla ya a finales del siglo xix de que el 
arte hay que disfrutarlo: «Aparte de su función de�
corativa y su capacidad de crear estados de ánimo, 
las obras tienen, según nuestra moderna sensibili�
dad, otra finalidad mucho más importante: quie�
ren ser contempladas y disfrutadas».6 También ex�
presa que la museografía tiene que favorecer este 
disfrute: «El goce artístico es una manera especí�
5  María Bolaños (ed.): La memoria del mundo: cien 
años de museología, 1900-2000, Gijón: Ediciones Trea, 2002, 
p. 47.
6  Ibídem, p. 49.
fica de contemplación y es en los museos donde 
mejor se le alcanza, siempre que —y así ocurre en 
la mayoría de los museos modernos—, dispongan 
de espacios favorables y buena iluminación y la ex�
posición esté montada con buen gusto».7
Von Bode también considera que las obras de�
ben exponerse de tal manera que no solo puedan 
ser admiradas por los estudiosos, sino también por 
el público en general; con lo que las ideas desarro�
lladas por la museología alemana del siglo xix la 
convierten en pionera e incluso adelantada a su 
tiempo.
La renovación de los criterios museológicos 
que tiene lugar en el siglo xix se relaciona con un 
concepto surgido a partir de la Ilustración, que es 
el de la subjetivización de las cuestiones estéticas. 
A partir de las ideas de Addison, el sujeto empírico 
de Hume o el trascendental kantiano, las cuestio�
nes del arte y la belleza están en función del sujeto 
que las elabora y las contempla y no en función 
del objeto artístico. La Ilustración había puesto el 
acento en el conocimiento empírico y la percep�
ción del mundo por parte del sujeto racional que 
es el hombre, por eso a partir de este momento 
la teoría del arte se desplaza hacia el estudio de 
cómo el espectador percibe la obra de arte. Es en 
este contexto en el que se establece que el arte es el 
desencadenador de toda una serie de emociones. 
Así, la teoría artística estudiará los temas y conte�
nidos, es decir, lo que el arte representa y significa. 
Y ya no se analizará las formas, sino lo que ocu�
rre con el receptor de la obra de arte debido a la 
gran importancia que se otorga al individuo en 
este momento. Todo esto hace que el receptor de la 
obra se considere un factor importante en la con�
templación del arte en los museos. Por esta razón 
se disponen toda una serie de criterios musográfi�
cos que favorecen una mejor contemplación y re�
cepción del arte. Es precisamente lo que hizo Bode 
en los museos alemanes: la ordenación racional y 
sistemática de las obras por estilos y cronologías, 
la buena disposición de los objetos y una correcta 
iluminación.
El siglo xx, los «talleres» educativos y los 
museos de arte contemporáneo
La segunda mitad de siglo xx significó una gran 
revolución en la museografía y en especial en los 
museos de arte. La segunda guerra mundial, con 
su secuela de botines de guerra que en una pri�
7  Ibídem.
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mera fase se desplazaron desde las zonas ocupadas 
de Berlín y en una segunda fase en la cual los mu�
seos berlineses fueron a su vez expoliados, la ma�
yoría de grandes museos continentales tuvieron 
que rehacer sus exposiciones, teniendo presentes 
las grandes pérdidas que la guerra supuso en sus 
obras. Por otra parte, una gran cantidad de obras 
de arte, en especial aquel que había sido conside�
rado decadente en el periodo nazi pasaron a en�
grosar las colecciones públicas y privadas de Esta�
dos Unidos y naturalmente de la urss.
Esta reordenación del inmenso patrimonio de 
la vieja Europa estuvo acompañada de la necesi�
dad de reconstruir los propios museos y una gran 
cantidad de edificios de carácter histórico, artístico 
y patrimonial. Nunca se ha valorado lo que supuso 
esta tarea de reconstrucción y reordenación, pero 
mientras en la Europa del este se intentaban crear 
«escaparates culturales» que demostraban que el 
socialismo real quería desarrollar una museogra�
fía al servicio del pueblo, en la Europa occiden�
tal tuvo que contrarrestarse esta acción propagan�
dística mediante una museografía que pretendía 
abrir los museos a las masas, que por aquel enton�
ces descubrían el fenómeno turístico y las vacacio�
nes pagadas. La necesidad de dotar de dinamismo 
a los museos es lo que impulsó el desarrollo de ac�
ciones de carácter didáctico, apoyadas a menudo 
en «talleres», es decir, actividades de tipo partici�
pativo que buscaban profundizar en ciertos con�
tenidos presentados en el mensaje expositivo, para 
que el público adquiriera nuevos conocimientos y 
experiencias; y que demostraban que el occidente 
culto se preocupaba por educar a sus ciudadanos 
más allá de la escuela. En ciudades como Berlín 
que sufrían de forma dramática las consecuencias 
de la guerra, la denominada República Federal 
Alemana contraponía sus museos de arte e histo�
ria con los de la República Democrática Alemana, 
en una especie de competición que no cesó hasta 
la caída del muro.
Esta situación de la que Berlín fue un espejo 
se dio en todos los grandes museos de las demo�
cracias europeas, y solo países marginales, como 
la España de entonces, quedaron al margen. Esta 
revolución democrática de la cultura, que estable�
ció durante un tiempo la gratuidad de los museos 
y que los dinamizó mediante exposiciones tem�
porales de gran interés, fue acompañada del sur�
gimiento de gabinetes didácticos o pedagógicos 
cuya función era precisamente la intermediación 
a través de los talleres de arte. Grandes museos eu�
ropeos desde el Museo Británico al Louvre desa�
rrollaron estudios de museografía e introdujeron 
estos cambios que a menudo gozaron de espacios 
didácticos propios, específicos para este fin. Solo 
a finales de siglo xx este modelo empezó a gene�
ralizarse.
Por lo tanto, en el último tercio del siglo xx 
se impone el fenómeno la democratización de la 
cultura. Debido al desarrollo de la sociedad pos�
tindustrial en la que las condiciones sociales, eco�
nómicas y laborales mejoran notablemente, diver�
sas capas de la sociedad comienzan a tener más 
tiempo libre que destinan al ocio. Este tiempo de 
ocio es ocupado con el consumo de cultura, se de�
sarrolla entonces el turismo cultural y por tanto 
aumenta exponencialmente el número de visitan�
tes a museos y otros equipamientos culturales.8 La 
cultura llega a todos, por lo tanto, adquiere gran 
importancia que los distintos sectores del público 
visitante puedan comprender e interpretar lo que 
allí se expone. Esto hace que se desarrollen una 
gran cantidad de recursos y modelos didácticos 
aplicados a la museografía, consolidándose la co�
rriente de la museografía didáctica.9
En lo que se refiere a los museos de arte es impor�
tante destacar cómo, en estas últimas décadas del 
siglo xx, tuvo lugar un boom de los museos de arte 
contemporáneo. Diversos historiadores del arte y 
museólogos han teorizado sobre la evolución de 
este tipo de museos y las razones de su prolifera�
ción. Según Pedro Llorente hay dos catalizadores 
que han provocado el crecimiento de los museos 
de arte contemporáneo.10 Uno de ellos es lo que 
en marketing se llamaría concentración de la de-
manda, que consiste en que es más probable que 
se ponga en marcha un museo de arte contem�
poráneo en un entorno en el que ya existe oferta 
museística dedicada al arte de otras épocas. El otro 
catalizador es que, contrariamente a lo que ocurría 
en el siglo xix, que se creaban museos del arte del 
momento en los lugares con una concentración 
mayor de artistas y producción artística, en el si�
glo xx la creación de museos de arte contemporá�
neo depende de cuestiones políticas y mecenazgo 
8  Francesc Xavier Hernàndez Cardona: «Democratizar 
el acceso a la cultura», Cuadernos de Pedagogía. Museos: la 
revolución didáctica, núm. 394, (octubre 2009).
9  Francesc Xavier Hernàndez Cardona: «Museografía 
didáctica», en Joan Santacana y Núria Serrat (coords.): Mu-
seografía didáctica, Barcelona: Ariel, 2005, pp. 23�61.
10  J. Pedro Lorente: Los museos de arte contemporáneo: 
noción y desarrollo histórico, Gijón: Ediciones Trea, 2008.
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cultural. A finales del siglo xx se crearon museos 
de arte contemporáneo en ciudades o barrios en 
decadencia, queriendo convertir el museo en ele�
mento de desarrollo local y revitalización urbanís�
tica y económica del lugar. En España se crearon 
museos de arte contemporáneo casi en cualquier 
capital de provincia, sin un estudio de la demanda 
cultural, sin tener en cuenta la existencia de un po�
tente mercado del arte, incluso se crearon museos 
sin colección. Las razones profundas de este fenó�
meno están relacionadas con la política cultural de 
las Administraciones públicas y, por lo tanto, que�
dan fuera de nuestro estudio, pero sí es importante 
destacar el fenómeno por la repercusión que ha te�
nido en áreas que sí nos interesan, como la didáctica 
del arte y la educación artística.
Todas estas transformaciones en el fondo fue�
ron posibles debido a la existencia de una au�
téntica revolución didáctica que arrancaba de 
muchos años antes y se basaba en la obra de O. 
Decroly, M. Montesori, P. Freire, Freinet y otros 
muchos. También la revolución cognitiva de los 
años sesenta abrió la puerta al desarrollo de una 
potente teoría de la recepción del arte. Es en este 
momento en el que los psicólogos se interesan 
por cómo se percibe el arte, y junto con historia�
dores y pedagogos plantean diversas teorías rela�
cionadas con la percepción del arte y qué factores 
intervienen en ella. En este contexto se encuen�
tran los estudios de Gombrich y la psicología del 
arte.11 Howard Gardner también se interesa por 
cómo la mente procesa la información simbólica 
con contenidos artísticos12 y Nelson Goodman 
se interesa por el arte y su comprensión en rela�
ción a una teoría general de lenguaje y el cono�
cimiento.13 Otras ideas más importantes en este 
11  Ernst Gombrich (Viena, 1909; Londres, 2001) fue uno 
de los historiadores del arte más influyentes de todo el si�
glo xx. Su interés y dedicación a la psicología le llevaron a 
publicar importantes estudios sobre la psicología del arte. 
A pesar de ello es conocido sobre todo por su Historia del 
arte, ampliamente difundida, ya que es un texto de divulga�
ción orientado originariamente a los jóvenes.
12  Howard Gardner (1943) es un psicólogo estadouni�
dense. Es célebre por el planteamiento de la teoría de las 
inteligencias múltiples. No posee una teoría propia de la 
percepción, pero le interesa cómo la mente maneja los sím�
bolos artísticos, a los que otorga las mismas características 
y complejidad que los símbolos lingüísticos.
13  Nelson Goodman (1906�1998) fue un filósofo estado�
unidense conocido por sus trabajos sobre los condicionales 
contrafácticos, la mereología y la inducción.
campo son las de Mihaly Csikszentmihalyi,14 que 
realiza un estudio en los años noventa en el Getty 
Center for Education in the Arts para determinar 
las razones de por qué nos emocionamos con el 
arte. Fundamenta sus ideas de la percepción y el 
disfrute del arte con la aplicación del concepto 
de flujo, definido por él mismo, según el cual hay 
actividades que nos producen felicidad, diversión 
y bienestar creativo, y en este caso una de ellas 
puede ser el arte. Los resultados de su estudio 
afirman que los motivos por los que disfrutamos 
con el arte se relacionan con aspectos intelectua�
les, emocionales, elementos propios de la percep�
ción, —forma, colores, compasión—, y aspectos 
comunicativos vinculados a la mediación entre la 
obra, el espectador y el artista.
La neurociencia y los museos de arte
En los últimos tiempos se ha generado un impor�
tante interés por conocer los mecanismos neuro�
nales que influyen en la recepción del arte. Por lo 
tanto, el arte ha entrado a formar parte de los es�
tudios de la neurociencia. Importantes estudiosos 
como R. Solso15 o Semir Zezi16 han estudiado la 
psicofisiología del cerebro para explicar qué pro�
duce la contemplación del arte en el cerebro. Con 
estos estudios científicos se pretende explicar por 
qué el arte genera placer.
En conclusión, la museografía actual del arte, 
agotada la herencia de los siglos xix y xx, intenta 
abrir camino a través de un conjunto muy com�
plejo de teorías sobre la percepción del arte, las 
emociones, la inteligencia emocional y todo aque�
llo que nos introduce en los ocultos mecanismos 
del placer vinculado con el goce estético.
14  Mihaly Csikszentmihalyi (1934) es profesor de psico�
logía en la Universidad de Claremont (California). Sus ideas 
sobre la percepción del arte están expresadas en The art of 
seeing: an interpretation of the aesthetic encounter.
15  R. Solso (1933�2005) fue profesor de psicología de 
la Universidad de Nevada. Centró sus investigaciones en la 
psicología cognitiva y la vinculación entre cognición y arte. 
Plasmó sus ideas en importantes e influyentes textos como 
Cognition and the Visual Arts y The Psychology of Art and the 
Evolution of the Conscious Brain.
16  Semir Zezi, es profesor de neuroestética en la Uni�
versity College de Londres. Su principal interés ha sido el 
estudio de cómo el cerebro lleva a cabo la función visual y 
eso le condujo a estudiar necrológicamente cómo se realiza 
en el cerebro la percepción y procesamiento del arte.
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